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»ALLES EINE FRAGE 
DER DOSIERUNG«
Christian Thielemann im 
Interview über Gustav Mahler, 
seine Vertragsverlängerung 
und Pläne für die Zukunft
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M
usik ist immer auch 
das ewig neue Suchen 
in den immer gleichen 
Noten. Man könnte 
das Musikmachen 
als andauernde Neuerfindung des Alten 
beschreiben. Natürlich hat ein Orches­
ter wie die Staatskapelle Dresden einen 
Klang, der sie ausmacht, den typischen 
Dresdner Klang: Aber auch er ist eine 
kontinuierliche Auseinandersetzung mit 
der eigenen Tradition im Heute. Ich freue 
mich in den kommenden Wochen auf ei­
nige ganz besondere Konzerte, in denen 
wir uns wieder auf die Suche nach dem 
Neuen und Überzeitlichen im großen 
Repertoire begeben.
Natürlich steht die Aufführung von 
Gustav Mahlers dritter Symphonie unter 
der Leitung von Christian Thielemann 
im Vordergrund. Vier Jahre lang arbei­
tete Mahler an diesem Werk, dessen 
Uraufführung von seinen Zeitgenossen 
herbeigesehnt wurde: 1902 dirigierte der 
Komponist das Werk dann selber auf dem 
Tonkünstlerfest in Krefeld. Die Resonanz 
war groß. »Das war kein bloßes Feiern 
mehr, das war eine Huldigung«, schrieb 
die »Neue Zeitschrift für Musik«, und 
Arnold Schönberg jubelte, Mahler habe 
die »rücksichtsloseste Wahrheit« in der 
Musik gefunden und in diesen Klängen 
»die Seele gesehen«. 
Auch unsere Gäste arbeiten immer 
wieder aufs Neue am klassischen Alten. 
Unter anderem empfangen wir die Gei­
gerin Isabelle Faust und Daniel Harding, 
der dankenswerter Weise die Leitung des 
4. Symphoniekonzerts für den erkrankten 
Robin Ticciati übernommen hat. In dieser 
Ausgabe von »Glanz & Klang« lesen Sie 
ein spannendes Interview mit Isabelle 
Faust, für die eine der größten Motivatio­
nen des Übens ist, die technischen und 
physischen Gegebenheiten eines Instru­
ments zu überwinden, um am Ende zu 
einem Klang zu kommen, der über das 
Instrument, den Musiker und zuweilen 
sogar über die Komposition selber hin­
ausweist – auf etwas Größeres, Wahres 
und Unbeschreibliches. 
Auch eine andere Geigerin, mit der 
wir in diesen Tagen zusammenspielen, 
hat eine besondere Geschichte: Als Mi­
dori den Dirigenten und Komponisten 
Leonard Bernstein zum ersten Mal traf, 
mussten die beiden sich erst noch ken­
nenlernen – später wurden sie ein einge­
spieltes Team und Midori eine der erfolg­
reichsten Interpretinnen seiner Serenade, 
die sie nun gemeinsam mit der Kapelle 
neu interpretieren wird.
Warum die gleichen Noten immer 
wieder anders klingen, hat natürlich 
auch mit den unterschiedlichen Dirigen­
ten und ihren Ideen und Konzepten zu 
tun. In diesen Monaten begrüßen wir 
auch den in Kolumbien geborenen An­
drés Orozco­Estrada. Ich habe ihn schon 
früh in Wien gehört und war begeistert 
von seiner lebendigen Art, von seiner 
Kunst, ein Orchester mitzunehmen – 
und stets im Kontakt mit dem Publikum 
zu stehen. Orozco­Estrada, der inzwi­
schen Chefdirigent in Houston und beim 
hr Sinfonieorchester in Frankfurt ist, 
wird gemeinsam mit Radu Lupu und der 
Staatskapelle Werke von Puccini, Mozart 
und Berlioz interpretieren. 
Auch das Konzert zum Gedenken an 
die Zerstörung Dresdens ist eine Tradi­
tion, die immer wieder mit neuen Pro­
grammen belebt wird. In diesem Jahr mit 
einem ganz besonderen Werk, Johann Se­
bastian Bachs »Johannes­Passion«, diri­
giert von Philippe Herreweghe, der schon 
während seines Studiums von Musikern 
wie Nikolaus Harnoncourt geprägt wurde 
und im Laufe der Jahre seinen ureigenen 
Stil im Umgang mit den großen Werken 
gefunden hat.
Ich wünsche Ihnen, verehrtes Pub­
likum, einen guten Start ins Neue Jahr 
und uns allen zahlreiche Begegnungen 
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Isabelle Faust spielt im 4. Symphoniekonzert unter der Leitung von 
Daniel Harding das Violinkonzert von Alban Berg. Ein Gespräch 
mit einer Ausnahmegeigerin über Emotion und Intellekt, Form 
und Sinnlichkeit und ihr Instrument als Medium.
Frau Faust, Alban Berg hat sein Violinkon­
zert der Tochter von Alma Mahler gewidmet: 
Manon Gropius, die mit 18 Jahren an Kinder­
lähmung starb. Ist diese Geschichte wichtig, 
wenn man das Konzert interpretiert?
Natürlich, denn man sieht dieses Thema ja 
ganz explizit in den Noten. Im ersten Satz, 
der eine Art Rückblende in das junge Leben 
ist, etwa mit seinen Kärntner Weisen – für 
mich quasi ein musikalisches Porträt dieser 
jungen Dame. Im zweiten Satz haben wir 
es dann mit der Katastrophe der Krankheit 
zu tun und diesem Bach­Choral, der uns 
auf die Erlösung im Himmel hoffen lässt. 
Eigentlich klingt das sehr platt, aber Alban 
Berg hat es verstanden, diese Musik so viel­
schichtig und komplex aufzubauen, dass 
das Stück auf der einen Seite zwar sehr 
direkt, auf der anderen aber universell ist.
Gerade im zweiten Satz haben Musikwissen­
schaftler immer wieder unterschiedliche 
Formen der Zahlenmystik ausgemacht: Im 
Zentrum steht die Zahl 23, der letzte Akkord 
hat 18 Töne und spielt auf das Lebensalter 
Manons an. Sind derartige Analysen nur eine 
mathematische Petitesse oder auch inhaltlich 
wichtig?
Klar ist, dass Alban Berg sichtlich Spaß an 
diesen symbolischen und mathematischen 
Dingen hatte, und ich bin sicher, dass ein 
Großteil der Zahlensymbolik von ihm ganz 
genau geplant wurde. Das Tolle aber ist, 
dass dieses Spiel nie zum Fetisch wird, 
dass die Form an keiner Stelle der Sinnlich­
keit im Wege steht. Mit anderen Worten: 
Man kann sich auf dieses Spiel einlassen, 
es sogar genießen, es aber auch vollkom­
men ignorieren und wird dadurch nicht 
weniger von dieser Musik haben.
Provokant gefragt: Auf der einen Seite wurde 
mit der 12­Ton­Musik eine strenge Form ge­
funden, mit der die Emotionalität der Musik 
gebändigt werden sollte, mit der Musik ins 
Rationale überführt werden sollte – gleich­
zeitig hört man bei Bergs Violinkonzert, wie 
gerade aus dieser Form heraus wieder eine 
neue Emotionalität geschaffen wird, quasi 
eine neue Romantik ...
Ich glaube, dass die Form gerade in einem 
solchen Werk angesichts immenser Wich­
tigkeit sein kann. Vielleicht hat Berg sie 
sogar gebraucht, um sich angesichts seiner 
Trauer und Emotion vor musikalischer 
Überbordung zu schützen. Letztlich ist 
Berg einer meiner liebsten Komponisten, 
weil er um die Form weiß, dabei aber nie­
mals die Leidenschaft und die Emotiona­
lität opfert. Nehmen Sie als Beispiel das 
Kammerkonzert, in dem die Form ja viel 
dominanter als im Violinkonzert ist. Die 
Musik ist also schon auch aus der Form 
heraus gedacht, wird aber in eine großarti­
ge und direkte Sinnlichkeit überführt. Sie 
ist es, die das Publikum am Ende erreicht. 
Man könnte auch pathetisch sagen, dass 
Berg in seinen Kompositionen die Türen 
des Herzens nie schließt.
Musik ist oft dann besonders stark, wenn 
sie das Unaussprechliche, etwa den Tod, 
zum Thema hat. Warum ist sie gerade auf 
diesem Feld so gut? Weil sie im Gegensatz 
zum Bild oder zum Buch kein Gegenüber 
hat – weil wir, wenn wir Musik hören, von 
der Musik selber umgeben und auf uns zu­
rückgeworfen sind?
Zunächst glaube ich, dass die Musik an 
emotionalen Muskeln rührt, die wir an­
sonsten eher vernachlässigen. Sie erinnert 
uns daran, dass es da noch etwas gibt, 
irgendwelche Sensoren, über die wir uns 
im Alltag nicht immer bewusst sind. Und, 
ja, Ihre These vom Klangraum ist interes­
sant – aber letztlich steht in einem Konzert 
ja auch ein Künstler auf der Bühne, der das 
Gegenüber für das Publikum bildet. Damit 
ist er ein Handicap für die Unmittelbarkeit 
der Musik ...
Na ja, manche Zuhörer schließen einfach die 
Augen. Aber hört der Interpret andere Musik 
als sein Zuhörer, ist er unmittelbarer am 
Klang beteiligt?
Jeder im Saal, der zur gleichen Zeit die 
gleichen Töne hört, hört immer auch etwas 
Eigenes. Das ist ja das Tolle an Kunst, dass 
jeder sich mit seinen eigenen Erfahrungen 
und seiner eigenen Empfindsamkeit in sie 
hineinversetzt. Und, ja, ich glaube schon, 
dass der Interpret tatsächlich anders hört, 
schon deshalb, weil die Musik ja – pathe­
tisch gesprochen – zunächst einmal durch 
ihn hindurchfließt. Aber auch deshalb, weil 
wir uns beim Musizieren nie zu hundert 
Prozent in der Musik auflösen können, 
denn um Emotionen zu erzeugen, ist es 
ratsam, sie auch in einem gewissen Maße 
zu kontrollieren.
Freitag, 5. Januar 2018, 20 Uhr
Samstag, 6. Januar 2018, 20 Uhr







Violinkonzert »Dem Andenken eines Engels«
Gustav Mahler
Symphonie Nr. 4 G­Dur
Kostenlose Einführungen jeweils 45 Minuten 
vor Beginn im Opernkeller der Semperoper
Aber wenn der Künstler ein Handicap für die 
Unmittelbarkeit darstellt, ist das Instrument 
selber nicht auch ein Handicap für den Inter­
preten? Was ich meine: Es kann ja kaum 
gelingen, den Klang des inneren Ohres in 
physischen Klang umzusetzen, oder?
Das ist ja leider unser lebenslanges Pro­
blem! Warum üben wir so viel? Weil es 
unser Ziel ist, die Geige als Ding, als phy­
sischen Gegenstand vergessen zu machen. 
Die Technik hat letztlich nur einen Sinn: 
mehr Unmittelbarkeit zu schaffen und die 
physischen Tücken mit dem Instrument 
zumindest etwas aufzulösen.
Das ist spannend: Es ist also die Geige, die 
bei einem Geigenkonzert stört?
Zumindest, wenn die Geige als Objekt 
auftritt. Für mich gibt es zwei Arten von 
Geigern. Die einen lieben ihre Geige, also 
das Instrument, das Ding, ihre technischen 
Möglichkeiten, ihre Körperlichkeit – und 
all das, was man mit diesem Ding anstellen 
kann. Ich gehöre zur anderen Art: Die Gei­
ge ist mir zwar nicht egal, und natürlich lie­
be ich sie und stelle hohe Ansprüche an sie, 
aber sie ist für mich kein Fetisch an sich, 
sondern eher ein Instrument im eigentli­
chen Sinne. So wie es für andere der Pinsel 
oder der Füller ist, ein Werkzeug, das mir 
ermöglicht, einen ganz besonderen Zu­
stand herzustellen. Den Zustand der Musik. 
Die Geige ist für mich die Ermöglicherin 
des Klanges, der weit über das Instrument, 
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M
anchmal ist es 






det der erste 
Blick. Und am Ende: das Können. Schaut 
man sich die Karriere von Andrés Orozco­
Estrada an, begann alles mit großem Mut, 
mit einem ersten, sinnlichen Blick – und 
mit langfristigem Können. Im Jahre 2004 
hatte der Mann aus Kolumbien gerade sein 
Studium in Wien abgeschlossen, dirigierte 
Kinder­ und Jugendkonzerte, als er einen 
Anruf bekam. Der Dirigent Heinz Wallberg 
war erkrankt, das Tonkünstler­Orchester 
Niederösterreich suchte einen Einspringer. 
Auf dem Programm stand ein Mammut­
werk, Anton Bruckners vierte Symphonie. 
Ob er übernehmen könne, fragte die Stim­
me am Telefon, ob er die Partitur kenne. 
Andrés Orozco­Estrada überlegte nicht 
lange. Er sagte zu. Das war mutig, denn mit 
Bruckners Vierter hatte er sich noch nie 
intensiv beschäftigt, und gerade in Wien ist 
dieses Werk ein Gratmesser für Publikum 
und Presse. Also studierte der Dirigent 
die Partitur die ganze Nacht. Das Risiko 
war groß. Aber das Konzert am nächsten 
Tag wurde ein grandioser Erfolg. »Das
Wunder von Wean« titelte die Zeitung 
Die Karriere von Andrés Orozco­Estrada ist beeindruckend. 
Der Dirigent aus Kolumbien leitet die Kapelle und den  
Pianisten Radu Lupu im 5. Symphoniekonzert.
gemeinsamen Geistes.« In Houston hat er 
diesen Moment zum ersten Mal mit der 
Aufführung von Berlioz’ »Symphonie fan­
tastique« gespürt, die nun auch in Dresden 
auf dem Programm stehen wird. »Wir alle 
wissen, dass dieses Stück eine dramatische 
Geschichte hat«, sagt Orozco­Estrada, »es 
kommt oberflächig gesehen wie eine Tele­
novela daher. Und weil ich aus Kolumbien 
komme, habe ich gesagt, lasst uns das 
Stück mehr wie eine Oper spielen, drama­
tischer. Denken wir beim Spielen ganz real 
an die Liebe. Lasst uns daran denken wie 
ein Typ zum ersten Mal eine Frau liebt und 
sie verführt. Ja, mit diesem Geist wollen 
wir auch die Musik verführen – als unsere 
Liebhaberin.« Es sind derartige Bilder, die 
bei vielen Musikern das Spiel beeinflussen, 
wenn Andrés Orozco­Estrada mit ihnen ein 
neues Werk erarbeitet.
»Ich habe ja schon allerhand Orchester 
in ganz verschiedenen Ländern mit unter­
schiedlichen kulturellen Hintergründen 
geleitet«, sagt Andrés Orozco­Estrada, 
»und das erste, was ich gelernt habe und 
was für mich bis heute der Schlüssel zum 
gemeinsamen Musizieren ist, ist der Re­
spekt. Das hört sich leicht an, aber am 
Ende ist Respekt ein sehr großes Konzept, 
das viele Ebenen beeinflusst: Es geht um 
Respekt gegenüber der Musik, gegenüber 
den Partituren, aber auch um Respekt 
gegenüber den Menschen und den musi­
kalischen Ideen, die jeder einzelne in den 
Proben entwickelt und um die wir streiten. 
Respekt bedeutet für einen Dirigenten vor 
allen Dingen, nicht seinen eigenen Willen 
auf das Orchester zu setzen, sondern sich 
in seiner Klangvorstellung vom Orchester 
inspirieren zu lassen.«
Mit anderen Worten: Die »Symphonie 
fantastique«, die Andrés Orozco­Estrada 
nun gemeinsam mit der Sächsischen 
Staatskapelle Dresden aufführen wird, 
ist eine vollkommen andere als jene mit 
seinem Orchester in Texas. Und bei Mo­
zarts C­Dur­Klavierkonzert KV 467 kommt 
noch eine weitere Komponente hinzu: 
der Ausnahmepianist Radu Lupu. Mozart 
hat das Werk, das zur Gruppe der großen 
symphonischen Klavierkonzerte zählt, in 
nur vier Wochen komponiert, ein Kontrast 
zu seinem düsteren Vorgänger in d­Moll. 
Besonders begeistert das Hauptthema des 
zweiten Satzes, das u.a. als Soundtrack 
des Films »Elvira Madigan« Verwendung 
fand. Der rumänische Pianist Radu Lupu ist 
ausgewiesener Mozart­Experte, und wenn 
Andrés Orozco­Estrada und die Kapelle 
sich auf ihn einstellen, bedeutet das auch, 
sich auf seinen betont einfühlsamen, gelas­
senen und präzisen Stil einzulassen. Radu 
Lupus Interpretationen leben von innerer 
Spannung und vom Versenken in der Mu­
sik – von einem dauernden Spiel zwischen 
Innen­ und Außenwelten.
Den Auftakt zum 5. Symphoniekonzert, 
das übrigens auch im Rahmen der Oster­
festspiele Salzburg gegeben wird, macht 
Mittwoch, 7. Februar 2018, 20 Uhr








Klavierkonzert C­Dur KV 467
Hector Berlioz
»Symphonie fantastique« op. 14
Kostenlose Einführungen jeweils 45 Minuten 
vor Beginn im Opernkeller der Semperoper
Giacomo Puccinis »Preludio sinfonico«, 
das zweite Orchesterwerk des italienischen 
Komponisten, dessen leidenschaftliches 
Tonmaterial er zehn Jahre später in seiner 
Oper »Manon Lescaut« erneut verwendete. 
Mit Puccini, Mozart und Berlioz haben 
Andrés Orozco­Estrada und die Kapelle 
vollkommen unterschiedliche Musik auf 
ihren Pulten – und es geht darum, jedem 
einzelnen Komponisten mit Respekt zu 
begegnen und mit den Tugenden aus Mut, 
Leidenschaft und Können.»DAS GEHEIMNIS
IST DER RESPEKT«
»Der Standard« und jubelte: »Ein schlag­
technisch kompletter, interpretatorisch 
meisterhafter, motivationstechnisch genia­
ler Dirigent. Das Debüt des Jahres, viel­
leicht sogar des Jahrzehnts. Jeder fähige 
Orchestermanager sollte diesen Mann
vom Fleck weg engagieren. Andrés Orozco­
Estrada wird nicht was, er ist es schon: 
besser als die meisten Taktstockkollegen.«
Vom Fleck weg wurde er dann aller­
dings nicht engagiert. Aber Andrés Orozco­
Estrada arbeitete kontinuierlich mit den 
Tonkünstlern, bekam größere Konzerte und 
wurde 2007 zum Orchesterchef. Auch, weil 
den Musikern seine Art gefiel: wissend und 
emotional auf der einen Seite, verständnis­
voll und kollegial auf der anderen. Orozco­
Estrada hatte nun auch die Möglichkeit, 
sich als Programmacher zu profilieren und 
trat immer wieder in Dialog mit seinem 
Publikum, das ihn schnell liebte. Dann ging 
es ganz schnell: 2014 wurde er Musikdirek­
tor in Houston und Chefdirigent des hr­
Sinfonieorchesters in Frankfurt am Main. 
Auch als Gastdirigent machte er schnell 
Karriere: Immer wieder Auftritte mit den 
Wiener Philharmonikern, die aufhorchen 
ließen, dann das Debüt bei den Berliner 
Philharmonikern mit einem ausgefallenen 
Programm, in dem er Richard Strauss’ Ton­
dichtung »Macbeth« und Schostakowitschs 
fünfte Symphonie dirigierte.
»Man beginnt gemeinsam Musik zu 
machen, wenn man gemeinsame Fanta­
sien und Vorstellungen entwickelt«, sagt 
der Dirigent. »Die eigentliche Arbeit liegt 
hinter den Noten, in der Grundlage eines 
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 P
hilippe Herreweghes Weg zur Musik 
ist ebenso verschlungen wie natür­
lich verlaufen: Nach dem Abitur an 
einem Jesuitenkolleg in Gent stu­
dierte er zunächst Cembalo, Klavier 
und Orgel, wechselte dann aber noch einmal 
zu einem Medizinstudium und spezialisierte 
sich auf das Feld der Psychologie. Schließlich 
war die Musik jedoch stärker. Bereits während 
seines Studiums leitete Herreweghe einen stu­
dentischen Laienchor, und zwar so erfolgreich, 
dass die großen Meister der informierten Auf­
führungspraxis, allen voran der Dirigent Niko­
laus Harnoncourt, auf ihn aufmerksam wurden. 
Nur wenig später wirkte Herreweghe bei der 
Gesamteinspielung aller Bach­Kantaten 
unter Harnoncourt mit. 
Heute ist Herreweghe einer der 
wichtigsten Vertreter der histo­
rischen Aufführungspraxis und 
Leiter des Collegium Vocale Gent, 
das er 1970 gründete. Auch dieses 
Ensemble machte sich einen Namen 
durch seine Einspielung mit Bach­
Kantaten. Aber auch andere Epochen 
erarbeitet Herreweghe mit seinen 
Orchestern detailverliebt, präzise und 
mit historischer Sinnlichkeit, etwa das 
Werk Gustav Mahlers, mit dessen Einspie­
lung der Dirigent weltweit für Aufhorchen 
sorgte.
Nun wird Herreweghe gemeinsam mit 
seinem Collegium Vocale Gent, der 
Staatskapelle und einem exquisiten 
Solistenensemble, bestehend 
aus Sängern wie Maximili­
an Schmitt (Evangelist), 
Krešimir Stražanac 





Ein Werk, das die 
letzten Stunden Jesu 
Mit Johann Sebastian Bachs »Johannes­Passion« 
gedenkt die Staatskapelle der Zerstörung Dresdens 
am 13. Februar 1945. Erstmals dabei am Pult der 
Staatskapelle: der Dirigent Philippe Herreweghe.
beschreibt, eine Feierstunde des Leids, des 
Verrats, der Vergebung und der Erlösung. 
Ein Werk also, das sich wie kaum ein anderes 
zum Gedenken an die Zerstörung Dresdens 
am 13. Februar 1945 eignet. 
Zu Bachs Zeiten wurden die Passionen in 
der Regel während der Gottesdienste aufge­
führt. Dann wurden sie lange vergessen, bis 
Felix Mendelssohn Bartholdy mit der »Mat­
thäus­Passion« in Berlin eine Renaissance 
einläutete und am 21. Februar 1833 auch die 
»Johannes­Passion« zum ersten Mal nach 
Bachs Tod wieder aufführte. Seither gehört 
das Werk zum großen Konzert­Kanon. 
Anders als in Vorgänger­Passionen ori­
entierte Bach sich in seiner Erzählung von 
der Gefangennahme und der Kreuzigung 
Jesu nicht allein an Bibeltexten, sondern griff 
auch auf freie Texte zurück, deren Herkunft 
unklar ist. Die Passion gewinnt dadurch an 
Dramatik. Auf unterschiedlichen Ebenen 
wird eine Art fünfaktige Geschichte erzählt. 
Auf der einen Seite nehmen der Evangelist 
und die einzelnen Rezitative die erzählende 
Perspektive ein, in der das Geschehen berich­
tet wird. Zum andern schreibt Bach lyrische 
Arien aus der betrachtenden Perspektive. 
Eine weitere Ebene sind die evangelischen 
Choräle, durch die eine Andachtsperspektive 
der Gemeinde geschaffen wird. Die ermah­
nende Perspektive eröffnet und beschließt 
die Passion durch die opulenten Eingangs­ 
und Schlusschöre.
Bachs »Johannes­Passion« ist eine Rei­
se zu menschlichen Grundgefühlen, sie 
beschreibt die Angst, die Vergebung, die 
Hoffnung und die Erlösung und schafft aus 
der ewigen Geschichte der Kreuzigung Jesu 
damit immer auch einen Spiegel für unsere 
eigene Vergangenheit und Gegenwart.
Dienstag, 13. Februar 2018, 19 Uhr
Mittwoch, 14. Februar 2018, 20 Uhr
Semperoper Dresden
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Zum Gedenken an die Zerstörung 















le für Kids« wird von Leuten 
gemacht, die sich mit Klassik 
und Kindern gut auskennen. 
Darum ist längst schon ein 
festes Stammpublikum von diesem Profil 
fasziniert. Nachdem bereits jede Menge 
Instrumente vorgestellt worden sind, geht 
es diesmal um ein ganzes Ensemble.
So ganz ohne Instrumente gab es »Ka­
pelle für Kids« noch nie. Schließlich ist es 
ein erklärtes Ziel dieser Reihe, dem jungen 
Publikum die Instrumente und Aufgaben 
eines Orchesters spielerisch vorzustellen. 
Wer könnte das wohl besser als ein Or­
chestermusiker selbst? Der Hornist Julius 
Rönnebeck – er kam durch frühzeitiges 
Flötenspiel zu seinem geliebten Beruf – prä­
sentiert seit inzwischen mehr als 13 Jahren 
KAPELLE FÜR KIDS
Chorfür Kids
»Kapelle für Kids« gratuliert dem  
Sächsischen Staatsopern chor Dresden  
zu dessen 200. Geburtstag. 
Sonntag, 28. Januar 2018, 11 Uhr
Semperoper Dresden
KAPELLE FÜR KIDS 
»JOHO, TRALLALA!«
Julius Rönnebeck MODERATION
Puppe Alma mit Magdalene Schaefer
Puppe Emil mit Rodrigo Umseher
Sächsischer Staatsopernchor Dresden
Jörn Hinnerk Andresen MUSIKALISCHE LEITUNG
Anja Nicklich REGIE
Karten zu 5 Euro (ermäßigt 3 Euro)
diese abwechslungsreiche Reihe.
»Der Grund, diesmal auf Instrumente 
zu verzichten, ist natürlich das Chorjubilä­
um«, erklärt der musizierende Moderator. 
1817 ist der Opernchor als festes Ensemble 
gegründet worden, Initiator war der Kom­
ponist und damalige Hofkapellmeister Carl 
Maria von Weber. Logisch, dass solch ein 
Jubiläum gefeiert werden muss.
Die Macher von »Kapelle für Kids« ha­
ben den Staatsopernchor eingeladen, auch 
außerhalb des Repertoirebetriebs zu zei­
gen, was er kann. Als Musiker weiß Julius 
Rönnebeck natürlich, dass es da nicht nur 
ums Singen geht: »Unser Opernchor ist ja 
vielfältig gefordert, macht nicht nur wun­
derbare Musik, sondern kann auch ganz 
begeisternd und packend spielen.«
Mit der nächsten Ausgabe von »Kapelle 
für Kids« sollen jetzt die einzelnen Stimm­
lagen dargestellt und die ganze Palette der 
Fähigkeiten dieses Ensembles veranschau­
licht werden. »Dazu greifen wir tief in die 
Repertoirekiste«, sagt Julius Rönnebeck. 
»Auch werden wir den Damen­ und Herren­
chor einzeln vorstellen.«
Musikalisch geht das natürlich nicht 
ohne den eigentlichen Stammvater des 
Chores. Also steht Musik aus Webers Oper 
»Der Freischütz« auf dem Programm. Ju­
lius Rönnebeck freut sich schon auf Höhe­
punkte wie den »Jungfernkranz« und den 
»Jägerchor«, weist aber auch darauf hin, 
dass Ausschnitte aus Bizets »Carmen« und 
Verdis »Nabucco« zu hören sein werden.
»Wir wollen unser Publikum ja immer 
gern in die Projekte mit einbeziehen«, 
verrät der Moderator. »Diesmal dürfen und 
sollen die Kinder auch selbst singen, damit 
der Jubilar ein verdientes Ständchen be­
kommt.« Da das Singen bei den allermeis­
ten Kindern ein selbstverständlicher Vor­
gang ist, haben die Veranstalter auch keine 
Sorge, dass es diesmal schön laut wird bei 
»Kapelle für Kids«. Zu deren festem Kreis 
zählen bekanntlich auch Puppe Alma, als 
Gast besucht mit Emil noch eine weitere 
Puppe den Staatsopernchor und weiß 
spannende Dinge über dieses Ensemble zu 
berichten. Dass hinter diesen beiden sehr 
beliebten Figuren mit Magdalene Schaefer 
und Rodrigo Umseher zwei große Fans von 
Chor und Kapelle stecken, ist sicherlich 
kein Geheimnis.
Auch Chordirektor Jörn Hinnerk An­
dresen war sofort begeistert von dieser 
Idee, und nicht wenige Damen und Herren 
des Staatsopernchores zählen mit ihren 
Kindern zu den eifrigen Besuchern von 
»Kapelle für Kids«. Ein guter Beweis dafür, 
dass lebendige Musikvermittlung Familie 
und Beruf bestens verbinden kann.
Wenn nun allerdings auch dieses Chor­
programm doch nicht so ganz ohne Instru­
mente auskommen sollte, dann liegt das 
gewiss mit an Carl Maria von Weber – und 
an den guten Kontakten von Julius Rönne­
beck zur Horngruppe der Staatskapelle.
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ist, das irgend­
wie versöhnlich 
endet und nicht 
zu grüblerisch ist. 






schönt sie sich. 
Das gefällt mir.
Die jüngste Verlängerung 
Ihres Vertrags als Chefdirigent 
der Staatskapelle bis 2024 gibt uns 
auch Anlaß, über diese Zusammenar­
beit zu sprechen. Wie blicken Sie auf die 
musikalische Entwicklung seit Ihrem Antritt 
2012?
Wir haben uns gemeinsam entwickelt. Die 
Kapelle hat ja eine sehr starke Identität 
und ist darum bemüht, diese zu erhalten. 
Das paßt ganz einfach mit meiner Haltung 
zusammen. Diese Kombination aus großer 
Geschichte, Leidenschaft für den eigenen 
Klang und das musikantisch­flexible Mu­
sizieren, das sich aus der Kombination von 
Oper und Konzert speist, ist etwas ganz 
Besonderes! 
Gerade in ei­
ner Welt, in der 
durch die Globalisie­
rung alles Gefahr läuft, 
gleich zu klingen, hört man 
hier noch etwas Eigenes. Und 
je größer das Repertoire ist – wir 
haben ja nun vom »Weihnachtsora­
torium« über Mozart, Strauss, Wagner, 
Verdi oder Schönberg, Henze und Gu­
baidulina bis hin zu Operette und 
Filmmusik sehr viel gemacht –, 
desto besser kann man sich 
entwickeln.









lungen« im Januar 
und Februar 2018 wei­
tergehen.
In der nächsten Saison kommt 
nun Schumann dran, von dem wir 
bislang nur die »Frühlings­Sympho­
nie« aufgeführt haben. Auch diese Mu­
sik ist ein wichtiger Teil der Kapell­Seele, 
der ich mich so verbunden fühle. Das Phan­
tastische, das Poetische und die Abgründe 
des Biedermeier liegen den Musikerinnen 
und Musikern gut. Ganz besonders die 
feinen Unterschiede: Das sind eben nicht 
immer nur Klippen, sondern auch mal 
kleine Abgründe, die es bei Schumann 
gibt (lacht). Warum sollen wir mit unseren 
Pfunden nicht wuchern?
INTERVIEW MIT CHRISTIAN THIELEMANN
toll er instrumen­
tieren konnte, dann 
aber auch mal gut sein 
ließ und sich dem Skatspiel 
hingab. Mahler hingegen meint 
viele Dinge unausweichlich ernst. 
Und so bin ich zu großen Teilen nicht, 
das ist nicht meine Lebenseinstellung. 
Nicht zuletzt verstehen viele Mahlers Musik 
auch falsch, wenn sie glauben, seine Sym­
phonien seien ein Vehikel zu einem großen 
Orchestererfolg, weil natürlich der Aufbau 
und die Instrumentation bei seinen Werken 
ungeheuerlich sind. Interessanterweise ist 
ja gerade seine erste Symphonie die für 
Debüts junger Dirigenten am meisten nach­
gefragte Komposition – das sagt ja alles und 
ist hochgradig gefährlich.
In Mahlers Musik liegt ja nicht nur eine teil­
weise weltabgewandte und melancholische 
Haltung, sondern auch etwas Grelles.
Ja! Meine Faszination für dieses Grelle ist 
gar nicht so groß. Man hat ja dem Karajan 
vorgeworfen, daß er bei Mahler den Orches­
terapparat zu sehr verschönt hat; aber mir 
hat das gefallen und ich finde das sehr weise. 
Das ist alles eine Frage der Dosierung.
Mahler selbst hat oft nach den ersten Proben 
und Aufführungen seiner Werke noch viel 
feinjustiert …
Genau! Und ich sage dann in den Proben: 
Spielen wir doch bitte dieses Fortissimo 
einfach als ein schönes Forte. 
Wenn man auf die dritte Symphonie blickt, 
so hat Mahler diese gar nicht so düster be­
schrieben. Er nannte sie seine »fröhliche 
Wissenschaft«.
Ich habe ja deshalb die dritte Symphonie 
ausgewählt, weil sie ein positiveres Werk 
Lieber Herr Thielemann, im Februar werden 
Sie sich in Dresden und später auch bei den 
Osterfestspielen Salzburg mit der Staats­
kapelle der dritten Symphonie von Gustav 
Mahler widmen. Können Sie sich noch daran 
erinnern, wie Sie mit Mahlers Musik in Kon­
takt kamen?
Ich kann mich vor allem an die fünfte, 
sechste und neunte Symphonie mit Herbert 
von Karajan und den Berliner Philharmo­
nikern im Konzert erinnern. Aber natür­
lich hatte ich zuvor – wie jeder in einem 
bestimmten Alter – eine richtige Mahler­
Phase mit Aufnahmen der Symphonien und 
Lieder. Besonders die zweite Symphonie 
spielte da eine große Rolle, die neunte da­
gegen war mir immer unheimlich. 
Karajan ist ja erst relativ spät zu Mahlers 
Musik gelangt und hat sie dann recht spar­
sam aufgeführt. Kann man das auch bei 
Ihnen sagen?
Ja und nein. Die Zweite habe ich schon vor 
25 Jahren dirigiert, was eine eigenartige 
Erfahrung war: Einerseits hatte ich viel 
Freude daran, wußte aber andererseits 
danach nicht mehr so recht, was ich mit der 
Musik anstellen soll. In München habe ich 
dann die Achte, das Adagio der Zehnten 
und schließlich einige Lieder aufgeführt. 
Von den anderen Symphonien habe ich 
aber die Finger gelassen. Oft hat es sich 
schlicht auch nicht ergeben … 
… obwohl ja Mahler hinsichtlich des großen 
Orchesterapparats nicht so weit von Richard 
Wagner oder Richard Strauss entfernt ist, mit 
deren Musik Sie sich intensiv auseinander­
setzen. Wo liegt hier der Unterschied? 
Ich glaube, man muß an Mahler 
herangehen, wie man es auch 
bei Strauss macht: nämlich 
genau zu wissen, wo 
man die Höhepunkte 










dest für mich. Dirigen­
ten, die ich für ihren Mah­
ler verehre, sind neben dem 
späten Karajan vor allem Bernard 




Christian Thielemann äußert sich im Gespräch 
mit Dennis Gerlach über die dritte Symphonie von 
Gustav Mahler, seine jüngste Vertragsverlängerung 
und über seine Pläne für die Zukunft
finde es schlimm, wenn man noch mehr 
draufsetzt, als ohnehin schon an Fülle und 
Leidenschaft in der Musik liegt. Und das 
haben diese Herren wunderbar vermieden. 
Für mich war dann klar: Laß Dir Zeit und 
mache nur, wofür Du einen Zugang findest.
Das ist interessant, weil sich ja bei Wagner, 
Strauss und Mahler nicht zuletzt durch die 
Klangfülle oft ein Rausch entwickelt. Ist 
denn auch dieser Rausch bei Mahler 
ein anderer?
Wagner war ein Apotheker, der 
die Essenzen ganz kalku­
liert zusammenmisch­







tur, der im 
windigsten 
Gewühle bei 
»Elektra« oder im 
ernsthaftesten Zwi­
schenspiel der »Frau ohne 
Schatten« letztlich zeigt, wie 
Diese Kombination aus 
großer Geschichte, Leidenschaft 
für den eigenen Klang und das 
musikantisch­flexible Musizieren, 
das sich aus der Kombination von 
Oper und Konzert speist, ist 
etwas ganz Besonderes!
Dirigenten, die ich 
für ihren Mahler verehre, 
sind neben dem späten 
Karajan vor allem 
Bernard Haitink und 
Pierre Boulez.
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 E
ine Probe seines Könnens 
gab der Pianist im Dezem­
ber Pressevertretern schon 
einmal zu kosten. Der Vor­
sitzende der Gesellschaft 
der Freunde der Staatska­
pelle Dresden, Dr. Christoph 
Hollenders, hatte in den Barocksaal seines 
Hauses auf Dinglingers Weinberg geladen. 
Hier finden nicht nur Kammerabende und 
die Mitgliederversammlungen des Freun­
deskreises statt, auch Capell­Virtuos Denis 
Matsuev war bereits da und spielte – Jazz!
Stefan Mickisch ist beinahe schon eine 
Legende: Seit über zwanzig Jahren erklärt 
er Opern vom Flügel aus. Mit Wagner fing 
es an, 1993. Damals verbrachte der Pianist 
zwei Monate als Stipendiat in den USA. 
Umgeben von Künstlern aller Disziplinen 
kam Stefan Mickisch ins Gespräch, man 
diskutierte. Aus dem Kreis der anderen 
Stipendiaten kam die Frage, wer denn aus 
seiner Sicht der bedeutendste Komponist 
gewesen sei. Stefan Mickischs klare Ant­
wort: Wagner. Die Frage nach dem Warum 
beantwortete er mit einer Einladung: Das 
wolle er ihnen gerne vorführen. Zwei Wo­
chen später fand ein Abend statt, an dem 
Stefan Mickisch wesentliche Passagen aus 
Richard Wagners Werk spielte, erklärte – 
und sein Publikum gefangen nahm. Ganz 
klar – das ist sein Format.
Das Format hat er in den folgenden 




führt in Dresden 
kenntnisreich 
am Klavier in zwei 
»Ring«­Zyklen ein.
Sie haben eben mit so viel Begeisterung von 
Ihren Einführungsabenden gesprochen – das 
scheint sie ja auszufüllen. Geben Sie eigent­
lich noch »normale« Klavierabende …
Nein.
…weil die Zeit fehlt, oder weil Sie sagen: 
»Das ist mein Format«?
Das ist mein Format. Normale Klavier­
abende interessieren mich fast nicht. Nur im 
Vergleich: Es reizt mich nicht, Beethoven­
Sonaten, die op. 111 oder die »Hammer­
klaviersonate« zum Beispiel, zum zehntau­
sendsten Mal auf der Bühne zu interpretie­
ren, da finde ich es viel interessanter, den 
»Ring« oder den »Parsifal« zu spielen.
Und bei anderen Pianisten? Schauen oder 
hören Sie da noch hin…
Unbedingt!
Wen mögen Sie da?
Friedrich Gulda (leider tot), Glenn Gould 
(leider tot), Horowitz (leider tot), die Arge­
rich – tolle Pianistin.
Der Pianist aus der Oberpfalz ist übrigens 
nicht nur ausgewiesener Experte in Sachen 
Wagner, sondern Musikwissenschaftler 
und philosophisch bewandert. Die Kompo­
nisten und Werke kennt er auswendig und 
kann ohne Noten durch Wagners Werke 
führen. Er bezieht wohlgemerkt ganze 
Passagen ein, führt sie auf, spielt nicht 
Motive an. Nebenher bekommt der Zuhörer 
manches erklärt, mit Anekdoten gewürzt 
oder kommentiert. Und das ist gerne ein­
mal launig, aber immer mit Niveau. Denn 
Humor habe Richard Wagner auch gehabt, 
den finde man schließlich in seinen Texten 
wieder. Vorkenntnisse braucht man übri­
gens nicht, um den Vorträgen zu folgen, 
etwas Aufgeschlossenheit genügt.
Noch eine Frage zur Vorbereitung: Präparie­
ren Sie sich eigentlich neben der musikali­
schen Arbeit auch anders? Körperlich, men­
tal oder kulinarisch? Gibt es Rituale?
Die musikalische Vorbereitung ist natür­
lich schon wichtig, auch wenn ich mich auf 
etwas, was ich beherrsche, weniger vorbe­
reiten muss. Aber ich werde nie ein »Routi­
nier« sein. Ansonsten gilt: spät aufstehen, 
alles langsam, wenig essen, keine Anstren­
gung, ein bisschen spazieren gehen, zwei 
Stunden vorher im Konzertsaal anwesend 
sein und den Flügel checken und dann aus­
ruhen. Die »Maschine« darf nicht überstra­
paziert werden, bis der Auftritt kommt.
Gibt es eigentlich einen Vorzug beim Instru­
ment oder ist Ihnen das Modell egal?
Steinway. Der Steinway gibt Widerstand 
und hat mehr Relief, dadurch geht er nicht 
so leicht und man kann feiner modulieren – 
man muss auch nicht so viel fortissimo 
spielen.
Apropos »Kulinaria«: Ich habe kürzlich ge­
lesen, dass Richard Wagner in den 1870er­
Jahren in Bayreuth an der Gründung des 
ersten vegetarischen Restaurants Deutsch­
lands beteiligt gewesen sei. Eine nette Mel­
dung, die aber mittlerweile widerlegt wurde. 
Haben Sie davon gehört oder passte es in Ihr 
Wagner­Bild?
Also, er war eines der ersten Mitglieder 
des Tierschutzvereines – da verstehe ich 
immer nicht, dass die Grünen heute Wag­
ner nicht entdecken (lacht). Wagner war 
»grüner Kommunist«! Aber vegetarisches 
Restaurant – weiß ich nicht. 
Zur ersten »Kostprobe« gehörte bereits al­
lerlei Erhellendes, über Tonarten und Ton­
artenverwandlungen. Da wandelte der Pia­
nist am Steinway fließend von Beethoven zu 
Wagner zu Debussy zu Wagner… Wagner, 
meinte er, sei nicht explizit national zu 
verstehen, im Gegenteil: Seine Tonsprache 
sei eher Französisch. Und schon Pjotr I. 
Tschaikowsky habe erkannt, dass Richard 
Wagner der bedeutendste Symphoniker seit 
Beethoven sei.
Die Basis für die ebenso unterhaltsamen 
wie lehrreichen Exkurse ist eine jahrelange 
Beschäftigung mit der Musik. Allein über 
Wagners »Ring« hat Stefan Mickisch 261 
Leitmotive aus dessen Partitur herausge­
funden – und auf neun CDs veröffentlicht. 
Mickisch ist ein Erlebnis. Manche Musik­
freunde besuchen die Einführungsvorträ­
ge, obwohl sie keine Opernkarte haben …
Im Januar und Februar gibt es die 
Möglichkeit, Stefan Mickisch im Festsaal 
des Hauses der Kirche (Hauptstr. 23) zu 
erleben – nach dem Motto: »Wer Mickisch 
kennt, kommt, wer Mickisch nicht kennt, 
muss kommen«. (NZZ) Wolfram Quellmalz
Karten für 25,­ € pro Veranstaltung 
(Vereinsmitglieder: 20,­ €) gibt es in der 
Konzertkasse der Schinkelwache am 
Theaterplatz (Tel: 0351­4911 705) oder 
über www.semperoper.de sowie 
bestellung@semperoper.de.
Termine der Einführungsvorträge
Samstag, 13. Januar 2018, 11 Uhr
Sonntag, 28. Januar 2018, 19 Uhr
DAS RHEINGOLD
Sonntag, 14. Januar 2018, 11 Uhr
Dienstag, 30. Januar 2018, 11 Uhr
DIE WALKÜRE
Mittwoch, 17. Januar 2018, 19 Uhr
Mittwoch, 31. Januar 2018, 19 Uhr
SIEGFRIED
Freitag, 19. Januar 2018, 19 Uhr
Samstag, 3. Februar 2018, 19 Uhr
GÖTTERDÄMMERUNG
fragen. Zwischen 1998 bis 2013 führte dies 
zu einem Höhepunkt von 450 Einführungs­
matineen zu den Aufführungen der Bay­
reuther Festspiele. Dann war es erst einmal 
genug – immer nur Wagner geht selbst für 
Stefan Mickisch nicht. Er wendete sich 
auch anderen Opern und Komponisten zu, 
heute beschäftigen ihn Frédéric Chopin 
und Alexander Skrjabin, Erich Wolfgang 
Korngold und Richard Strauss. 
Zu den Opernfreunden, die Stefan Mi­
ckisch bereits einmal in Bayreuth, Wien 
oder an anderen Orten erlebt haben, gehö­
ren auch Mitglieder des Freundeskreises 
der Staatskapelle. Dem Freundeskreis ist es 
nun gelungen, den Pianisten nach Dresden 
zu locken – eine Premiere für Dresden. 
Nach anfänglichem Zögern sagte er im 
Oktober 2017 zu, nun hieß es, Termine und 
Räume organisieren – auch das ist ge­
glückt. Im Januar und Februar gibt es acht 
Einführungsveranstaltungen (zwei Zyklen 
zu den vier Abenden) jeweils vor der Auf­
führung am Abend oder am Folgetag. Es ist 
nicht zu viel versprochen, diese als beson­
dere Erlebnisse anzukündigen.
Klassische Klavierabende sowie die Pia­
nisten interessieren Stefan Mickisch aber 
ebenfalls nach wie vor. Eingeschränkt oder 




Die Veranstaltungen finden statt im Haus 
der Kirche, Haupstraße 23, 01097 Dresden.
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»Bernstein war ein 
QUELL DES LEBENS«
Die Geigerin Midori 
erinnert sich an ihre 
Begegnungen mit 
Leonard Bernstein, 
dessen Serenade nach 
Platons »Symposion« 
sie im 8. Symphonie­
konzert spielt.
 W
enn die Geigerin 
Midori gemeinsam 
mit der Staatska­




Platons »Symposion« spielen wird, kann 
sie auf eine lange Erfahrung mit diesem 
Werk zurückblicken. 1986 hat sie das Werk 
gemeinsam mit dem Komponisten einstu­
diert – und es kam zu einer legendären 
Aufführung beim Tanglewood Festival. An 
all das erinnert sich Midori in ihrer Auto­
biografie »Einfach Midori« – so auch an das 
erste Treffen 1985 mit Bernstein während 
der »Hiroshima Peace Tour«, auf der sie 
Mozart spielen sollte: 
Mit Bernstein und seiner Entourage zu rei­
sen, war ganz anders als bei meinen bisheri­
gen Tourneen. Wo immer er auftauchte, war 
er umringt von Würdenträgern und Gönnern, 
die er alle mit ausgesuchter Freundlichkeit 
behandelte. Er umarmte und herzte sie, 
selbst wenn er schlechte Laune hatte, was 
er jedoch nur hinter verschlossenen Türen 
zu erkennen gab. Zu mir war er immer sehr 
nett, und rasch verlor ich meine Angst vor 
ihm und seinen Wutanfällen. Ich machte 
jedoch auch die Erfahrung, dass er ein echter 
Show­Mensch war, denn sobald sich irgend­
Sonntag, 25. März 2018, 20 Uhr














Serenade nach Platons »Symposion« für Violine, 
Streichorchester und Schlagzeug
Franz Schubert
Messe G­Dur D 167
Kostenlose Einführungen jeweils 45 Minuten 
vor Beginn im Opernkeller der Semperoper
welche Presseleute in der Nähe befanden, 
umarmte er mich besonders gern. Ansonsten 
kommunizierten wir meistens auf indirek­
tem Weg miteinander. Im Zusammensein 
mit ihm, ob einfach nur so oder im Rahmen 
von Proben, lernte ich eine Menge für mein 
Geigenspiel. Bernstein hatte eine sehr eigene 
Beziehung zur Musik, und diese Liebe war 
das eigentliche Fundament, auf dem seine 
Kunst ruhte. Ihn zu erleben war regelrecht 
berauschend.
Ein Jahr später, 1986, gab es eine erneute 
Begegnung. Dieses Mal wollte Midori mit 
Bernstein dessen Serenade proben. Die 
beiden trafen sich in Bernsteins New Yorker 
Wohnung.
Im Frühling schließlich bekam ich eine Pri­
vatstunde bei Mr. Bernstein persönlich, der 
mich in seine vollgestopfte Wohnung einlud, 
die im »Dakota« lag. Es war sehr aufregend, 
in eben jenem Appartementhaus aus dem 
19. Jahrhundert zu sein, in dem Yoko Ono 
und John Lennon gelebt hatten und in dessen 
Hof Lennon am 8. Dezember 1980 auf dem 
Nachhauseweg von einem Wahnsinnigen er­
schossen worden war. Nach meinem Besuch 
bei Bernstein traf ich übrigens im Aufzug 
noch jemanden aus seiner illustren Nachbar­
schaft: Sophia Loren. 
Der Nachhilfeunterricht bei Bernstein 
an seiner eigenen Serenade war eine beein­
druckende Erfahrung für mich – um einiges 
mehr als damals bei dem Mozart­Konzert. 
Das lag vor allen an der Musik, die viel jaz­
ziger, rhythmischer und lebhafter war. Man 
konnte fast meinen, die Noten sprängen 
einem aus den Seiten entgegen, so viel Tem­
perament barg das Stück. 
Ich war anfangs wohl ein wenig steif und 
gehemmt, weil ich mich in ungewohnter 
Umgebung befand – noch dazu in einer so 
abenteuerlichen Wohnung –, so dass Bern­
stein plötzlich anfing zu tanzen. Er wollte mir 
das Zusammenspiel von Musik und Körper 
vorführen. In jeder seiner Bewegungen lag 
Kraft und Grazie zugleich. Mir ihm zusam­
men zu sein, bedeutete gleichsam, vom Quell 
des Lebens zu trinken.
Nach dieser ersten Unterrichtsstunde bei 
ihm dachte ich wieder und wieder über das 
nach, was er mir beigebracht hatte, und übte 
die Serenade in diesem Sinne. Mir wurde 
klar, dass ich die Antworten auf meine Fra­
gen in mir selbst würde suchen müssen, dass 
ich allein verantwortlich für mich war und 
nicht auf Anregung von außen warten durfte. 
Einige Wochen später kam es dann zu ei­
nem legendären Auftritt beim Tanglewood 
Festival. Ein spektakulärer Auftritt mit zwei 
Zwischenfällen: 
Endlich war es so weit. Bernstein und ich 
traten als letzte aufs Podium, ich spielte hoch 
konzentriert, mit all meinen Sinnen. Wo ich 
mich befand, wer um mich herum war, all 
das nahm ich nicht wahr, so sehr war ich 
versunken in das Stück. 
Bernstein hatte sich bei dieser Kompo­
sition von Platons »Symposion« inspirieren 
lassen, einem der wichtigsten Werke des 
griechischen Philosophen, in dem er in Dia­
logform über den Eros reflektiert. Während 
eines Gastmahls tauschen die Gäste ihre 
Ansichten über die Liebe aus. Seinem Lehrer 
Sokrates zu Ehren überlässt Platon diesem 
den Hauptmonolog: Sokrates’ These ist, dass 
die Liebe die wichtigste und bedeutendste 
Erfahrung des Menschen darstellt und er nur 
über sie zu etwas Höherem gelangt. 
Als ich spielte, riss plötzlich die E­Saite 
meiner Geige. Auf einmal hatte der Bogen 
keinen Widerstand mehr. Ich schaute zu 
Bernstein, der schien nichts bemerkt zu ha­
ben. Okay, dachte ich, jetzt musst Du selbst 
entscheiden. Das nächste, woran ich mich 
erinnere, ist, wie ich versuchte, meine Schul­
terstütze an der Geige des Konzertmeisters 
zu befestigen, die zufällig eine Stradivarius 
war. Mittlerweile hatte auch Bernstein mit­
bekommen, dass irgendetwas nicht stimmte, 
aber er fuhr fort zu dirigieren. Ich zu spielen. 
Ab und zu warf er mir einen halb beruhigen­
den, halb besorgten Blick durch seine Brille 
zu. Die Stradivarius fühlte sich sehr fremd 
unter meinen Händen an, aber natürlich 
spielte ich weiter. 
Nach ungefähr einer Minute riss auch die 
E­Saite dieser Geige. Ich tat genau dasselbe 
wie zuvor: Ich ging zum Konzertmeister, der 
mittlerweile auf dem Instrument des zweiten 
Konzertmeisters spielte, einer Guadagnini, 
und selbstverständlich überließ er mir auch 
diese Geige. Sie war meiner del Gesù sehr 
viel ähnlicher als die Stradivarius, und auf 
dieser dritten Geige nun vollendete ich das 
Konzert. 
Kaum war der letzte Ton verklungen, 
brach das Publikum – ein typisches Som­
merfestival­Publikum – in tosenden Applaus 
aus. Bernstein und das Orchester schlossen 
sich an. Sie waren wahrscheinlich sehr er­
leichtert, dass sie das Konzert nicht hatten 
unterbrechen müssen. Anschließend gingen 
wir alle zum Empfang, der wie immer bei 
Abenden mit Bernstein nicht enden wollte.
|   Die Erinnerungen von Midori sind ihrer  Autobiografie »Einfach Midori« entnommen, die im Verlag Henschel erschienen ist.
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2. AUFFÜHRUNGSABEND PORTRÄTKONZERT DES CAPELL-COMPOSITEURS
 D
ie Porträtkonzerte der Staats­
kapelle sind besonders intime 
Veranstaltungen. Musiker, die 
sich eine ganze Spielzeit mit 
dem Werk eines Komponisten 
beschäftigen, horchen ihm und seinem 
Werk in dieser Veranstaltung ganz persön­
liche Verbindungen ab. Mit Stücken, die 
ihnen besonders am Herzen liegen, mit 
einer Freude, die das Entdecken feiert, mit 
Wohlwollen gegenüber dem Komponisten 
und mit Dialogbereitschaft gegenüber dem 
Publikum. Es geht in diesen Konzerten um 
Austausch, um Debatte, um das direkte 
Zuhören und um spannende, musikhistori­
sche Vergleiche.
»Ich stelle mir Musik wie ein Nahrungs­
mittel vor – wie ein Feld voll Weizen«, hat 
der diesjährige Capell­Compositeur, der 
estnische Komponist Arvo Pärt, einmal 
gesagt. Für ihn sind Klänge eine wesent­
liche Grundlage menschlichen Daseins. 
Nach seinem Studium in Tallinn hat Pärt 
zunächst als Tonmeister beim estnischen 
Rundfunk gearbeitet und erste Werke im 
Umfeld der sowjetischen Avantgarde vor­
gelegt. Seine Vorbilder waren Schostako­
witsch, Prokofjew und Bartók, mit seinem 
religiösen Collagewerk »Credo« hat er sich 
1968 im offiziellen sowjetischen Musik­
betrieb allerdings unbeliebt gemacht. Die 
Komposition und die kritischen Reaktionen 
führten zu einer achtjährigen schöpferi­
schen Krise. Erst das intime Klavierstück 
»Für Alina« beendete das musikalische 
Schweigen im Jahre 1976. Nun fand Arvo 
Pärt endgültig seinen eigenen Sound und 
wandte zum ersten Mal ein Prinzip an, das 
sein Oeuvre seither begleitet: Aus seiner 
Im Porträtkonzert des Capell­Compositeurs stellen  
Kapell­Musiker Werke von Arvo Pärt vor und ordnen  
sie in die Musikgeschichte ein.
Beschäftigung mit der Gregorianik und 
Renaissance entwickelte er den sog. »Tin­
tinnabuli­Stil«, dessen Name sich von dem 
Wort für »Glöckchen« ableitet. Es geht um 
die Reduktion des musikalischen Materials 
auf das Notwendigste. So hat Pärt einen 
archaisch anmutenden, gleichwohl struktu­
riertes »Klingeln« des Dreiklangs geschaf­
fen. »Ich könnte meine Musik mit weißem 
Licht vergleichen«, sagte er einmal, »in dem 
alle Farben enthalten sind. Nur ein Prisma 
kann diese Farben voneinander trennen 
und sichtbar machen; dieses Prisma könnte 
der Geist des Zuhörers sein.«
Mit diesem Stil entstanden in kurzer 
Zeit maßgebliche Werke wie »Fratres«, 
»Cantus in Memory of Benjamin Britten« 
oder »Arbos«. Als der politische Druck auf 
den Komponisten immer größer wurde, 
verließ Pärt die Sowjetunion im Jahre 1980 
und lebte dann einige Zeit in Berlin. 1984 
gelang ihm mit »Tabula rasa« ein weiterer 
Durchbruch. 
Die Staatskapelle hat Werke von Pärt 
in dieser Saison bereits im 2. Symphonie­
konzert und beim Sonderkonzert am Grün­
dungstag der Kapelle aufgeführt. Nun be­
schäftigen sich die Kapell­Musiker auf ganz 
individuelle Weise mit seinem Werk, quasi 
als Freunde des Komponisten, für den die 
Musik an sich ebenfalls eine Offenbarung 
der Freundschaft bedeutet: »Musik ist ein 
Freund, verständnisvoll, empathisch, ver­
gebend, tröstend, ein Tuch, um die Tränen 
der Traurigkeit zu trocknen, eine Quelle 
von Freudentränen, aber auch ein schmerz­
hafter Dorn im Fleisch und in der Seele.«
Die Kapell­Musiker werden unterschied­
liche Pärt­Kompositionen wie die Partita 
für Klavier, das Bläserquintett, das »Solfeg­
gio« für Streichquartett oder die »Collage 
über B­A­C­H« den Werken anderer Kompo­
nisten gegenüberstellen, die den estnischen 
Tonsetzer inspiriert haben: So werden 
Bachs Triosonate aus dem »Musikalischen 
Opfer« erklingen, Strawinskys Septett, 
das Bläserquintett von Benjamin Britten 
oder Jean Sibelius’ »En saga«. Durch diese 
Dialoge mit Vorbildern, historischen Ori­





Musiker der Sächsischen Staatskapelle 
Dresden
Arvo Pärt
Partita op. 2 für Klavier
Quintettino für Bläsernquintett
Igor Strawinsky
Septett für Klarinette, Fagott, Horn, Klavier, 




Triosonate aus dem »Musikalischen Opfer« 
BWV 1079
Arvo Pärt
»Collage über B­A­C­H« für Streicher, Oboe, 
Cembalo und Klavier
»Für Alina« für Klavier
»Cantus in Memory of Benjamin Britten« 
für Streicher und Glocke
Benjamin Britten
Sinfonietta für Bläserquintett, Streichquartett 
und Kontrabass op. 1
Arvo Pärt
»Spiegel im Spiegel« für Violoncello und Klavier
»Summa« für Posaunenquartett
»Arbos« für acht Blechbläser und Schlagzeug
Passacaglia für Violine und Klavier
»Mozart­Adagio« für Violine, Violoncello 
und Klavier
»Es sang vor langen Jahren« – Motette für 
de la Motte für Alt, Violine und Viola
»Missa brevis« für acht Violoncelli
Jean Sibelius
»En saga« für Septett, Rekonstruktion 
der Fassung von 1892, bearbeitet von 
Gregory M. Barrett
Arvo Pärt
»Fratres« für Streicher und Schlagzeug
Das Konzert hat zwei Pausen und 
eine Gesamtdauer von ca. 200 min.
»Musik ist ein 
FELD VOLL WEIZEN«
 A
ls Manuel Westermann im 
Jahre 1985 in Bielefeld ge­
boren wurde, spielte der 
damalige Solopauker der 
Staatskapelle Dresden, 
Hanspeter Sondermann, gerade sein Ab­
schiedskonzert. Auf dem Programm stand 
die Uraufführung von Siegfried Matthus’ 
Paukenkonzert »Der Wald«. 
29 Jahre später, im November 2014, 
saß Manuel Westermann dann selber zum 
ersten Mal als Solopauker auf dem Dresd­
ner Podium. Er hatte sein Studium an der 
Universität der Künste in Berlin beendet, 
war Stipendiat an der Staatsoper Berlin 
und spielte als Solopauker bei den Bremer 
Philharmonikern. »Die Berufung nach 
Dresden war so etwas wie ein Ankommen 
für mich«, sagt er heute, »eine Position, auf 
die ich seit meinem Studium hingearbeitet 
habe.« Im 2. Aufführungsabend wird Ma­
nuel Westermann den Kreis nun schließen. 
Wenn er dann hinter seinen Pauken sitzen 
wird, spielt er selber, gemeinsam mit Dmi­
tri Jurowski und den Kollegen der Kapelle, 
Siegfried Matthus’ Paukenkonzert »Der 
Wald« – zum ersten Mal in Dresden seit der 
Uraufführung.
»Ich bin gerade dabei, dieses Werk zu 
erkunden«, sagt Westermann, »man muss 
sich das Ganze ja erst einmal einrich­
ten: Wie stelle ich die sechs Pauken auf? 
Welche Schlägel benutze ich?« Matthus’ 
Komposition ist eine Herausforderung, 
Mit der Pauke
WALDWIPFEL KLETTERN
Manuel Westermann spielt im 2. Aufführungsabend  
Siegfried Matthus’ Paukenkonzert »Der Wald«, eine  
Reminiszenz des Komponisten an die eigenen Hobbys und 
den  ehemaligen Kapell­Musiker Hanspeter Sondermann.






»Der Wald«, Konzert für Pauken und Orchester
Dmitri Schostakowitsch
Adagio und Zwischenspiel aus 
der Oper »Lady Macbeth von Mzensk« 
für Kammerorchester
Franz Schreker
Kammersymphonie für 23 Soloinstrumente
eine moderne, aber stets im Romantischen 
verankerte musikalische Beschreibung 
des Waldes. »Das Stück beginnt sehr sphä­
risch«, erklärt Westermann, »sehr schön, 
und bauscht sich am Ende zwischen Or­
chester und Solopauke dramatisch auf.« 
Für Paukenspieler gibt es grundsätzlich 
nur wenige Solokonzerte, und seit seinem 
Studium wurde Westermann auf das Spie­
len im Orchester getrimmt. »Besonders in 
den ersten Studienjahren war klar, dass es 
irgendwann darum gehen wird, sich um 
eine Orchesterstelle zu bewerben«, sagt 
er. »Wir haben also viele Orchesterpassa­
gen geprobt und immer wieder Vorspiele 
einstudiert. Die Sololiteratur spielt in der 
Pauke, anders als bei den Geigen oder den 
Flöten, erst in den letzten Studienjahren 
eine größere Rolle.« 
Dass Westermann sich vor drei Jahren 
beim Vorspiel bei der Kapelle durchgesetzt 
hat, war für ihn auch so etwas wie »die 
Erfüllung eines Traums«. Auch, weil die 
Pauke für den typischen Dresdner Klang 
eine entscheidende Rolle spielt. »Ich habe 
das im Probejahr gemerkt«, erinnert sich 
Westermann, »die vielen Tipps, die mir die 
Kollegen gegeben haben. Man musste sich 
für die Kapelle ein wenig vom Gewohnten 
befreien. Es ging immer wieder darum, 
eine Feinjustierung des eigenen Spiels 
vorzunehmen: die Auswahl der Schlägel, 
die Art des Anschlags.« Im Gegensatz zum 
eher kleinen Bremer Stadttheater begeis­
terten Westermann sofort die akustischen 
Möglichkeiten, die ihm ein Raum wie die 
Semperoper und ein großes Orchester wie 
die Kapelle gaben. »In Bremen hätten die 
Leute mir einen Vogel gezeigt, wenn ich so 
laut gespielt hätte wie in Dresden. Aber hier 
ist das möglich. Die Möglichkeit, die dyna­
mische Bandbreite auszuspielen, ist in der 
Kapelle einfach wesentlich größer, und da­
mit auch die Möglichkeit des Ausdrucks.« 
Und noch etwas ist für einen Kapell­
Pauker ganz besonders: Die Staatskapelle 
benutzt andere Instrumente als die meisten 
anderen Orchester. Die Kapell­Pauken ha­
ben einen anderen Durchmesser und ein 
anderes Pedalsystem. »Das sorgt für einen 
etwas dunkleren Klang«, erklärt der Solo­
pauker, »und fordert einen heraus, sich auf 
der einen Seite mit der Tradition des Or­
chesters auseinanderzusetzen und auf der 
anderen Seite auszubalancieren, welchen 
persönlichen Einfluss man auf den Klang 
nimmt. Denn darum geht es ja: die Traditi­
on aufzusaugen und sich zu überlegen, wie 
man als neue Generation seine eigenen Vor­
stellungen einbringt. Das ist zuweilen eine 
sehr diplomatische Suche nach der eigenen 
Spielart und dem in der Kapelle veranker­
ten Klang.«
Seine neue Heimat in Dresden hat Wes­
termann auch privat vollkommen neue Per­
spektiven eröffnet. »Schon in meinen ersten 
Gastspielen in Dresden war ich begeistert 
von der Sächsischen Schweiz und ihren 
schroffen Steinfelsen.« Einige Orchester­
kollegen haben ihn mit zum Klettern ge­
nommen – seither ist das eines der größten 
Hobbys des Paukers. »Die Landschaft hier 
ist einfach umwerfend«, sagt er, »direkt 
vor meiner Haustür liegt die Heide, und 
ich schnappe mir auch regelmäßig mein 
Mountainbike, um ein bisschen durch die 
Landschaft und den Wald zu fahren.«
Die Natur als Ausgleich zur Musik – auf 
der einen Seite. Auf der anderen wird Ma­
nuel Westermann die Impressionen seiner 
Hobbys wahrscheinlich auch in Siegfried 
Matthus’ »Der Wald« zum Klingen bringen, 
im 2. Aufführungsabend, wenn dieses 
Werk, das in seinem Geburtsjahr entstand, 
zum ersten Mal wieder in der Semperoper 
zu hören sein wird.
IN DIE 
entierungspunkten und Entwicklungen im 
Schaffen Pärts entsteht ein eindringliches 
und sehr intimes Porträt des diesjährigen 
Capell­Compositeurs, der über sein eigenes 
musikalisches Credo einmal sagte: »Wenn 
sich die Dinge übertrieben komplizieren, 
wie es oft in der zeitgenössischen Musik 
vorkommt, können die Menschen dem 
musikalischen Gedanken des Komponisten 
nicht mehr folgen und sie verstehen nicht 
einmal die wichtigen Neuerungen in der 
Klangwelt.« 
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KonzertvorschauDie Konzerte der Staatskapelle von Januar bis März
Freitag, 5.1.2018, 20 Uhr
Samstag, 6.1.2018, 20 Uhr
Sonntag, 7.1.2018, 11 Uhr
Semperoper Dresden
4. SYMPHONIEKONZERT
Daniel Harding DIRIGENT 
Isabelle Faust VIOLINE
Regula Mühlemann MEZZOSOPRAN 
Alban Berg
Violinkonzert »Dem Andenken eines 
Engels«
Gustav Mahler
Symphonie Nr. 4 G­Dur




»E2« für Violoncello und Kontrabass
»Riss 1« für Ensemble
Helmut Lachenmann
»Sakura­Variationen« über ein 
japanisches Volkslied
George Enescu
Oktett für Streicher C­Dur op. 7







Klavierkonzert Nr. 1 C­Dur op. 15
Klavierkonzert Nr. 5 Es­Dur op. 73




Puppe Alma mit 
Magdalene Schaefer
Puppe Emil mit Rodrigo Umseher
Sächsischer Staatsopernchor 
Dresden




Zum 200. Geburtstag des 
Staatsopernchores




Streichsextett A­Dur op. 48
Joseph Lanner








Carl Maria von Weber
»Aufforderung zum Tanz« op. 65
Mittwoch, 7.2.2018, 20 Uhr








Klavierkonzert C­Dur KV 467
Hector Berlioz
»Symphonie fantastique« op. 14














»Introduction et Allegro« 
für Harfe mit Begleitung von 
Streichquartett, Flöte und Klarinette
Kirk J. Gay
»Fear Cage«, 
Duo für Pauken und Tonband
Dienstag, 13.2.2018, 19 Uhr
Mittwoch, 14.2.2018, 20 Uhr
Semperoper Dresden
Donnerstag, 15.2.2018, 20 Uhr
Frauenkirche Dresden
6. SYMPHONIEKONZERT
Zum Gedenken an die Zerstörung 











Sonntag, 25.2.2018, 11 Uhr
Montag, 26.2.2018, 20 Uhr





Kinderchor der Sächsischen 
Staatsoper Dresden
Damen des Sächsischen 
Staatsopernchores Dresden
Gustav Mahler
Symphonie Nr. 3 d­Moll




Klaviertrio G­Dur KV 496
Johannes Wulff-Woesten
»Die vierte Elegie« nach Rainer 
Maria Rilke für Mezzosopran, 
Klarinette, Violine, Violoncello und 
Klavier op. 37
Dmitri Schostakowitsch
Klaviertrio Nr. 1 C­Dur op. 8
Johannes Wulff-Woesten
»Elferrat um zwölf – 11 Variationen 
über 12 Achtel« für Hornquartett und 
Tuba op. 25
»Rhapsodie in Black«, 
Trio für Klarinette, Violoncello und 
Klavier op. 24
August Klughardt
Klaviertrio B­Dur op. 47
Donnerstag, 8.3.2018, 20 Uhr
Semperoper Dresden
2. AUFFÜHRUNGSABEND
Dmitri Jurowski DIRIGENT 
Manuel Westermann PAUKEN
Siegfried Matthus
»Der Wald«, Konzert für 
Pauken und Orchester
Dmitri Schostakowitsch
Adagio und Zwischenspiel aus der 









Kompositionen für Blechbläser- 
quintett und Bearbeitungen von 
Werken von: Kevin McKee, Leonard 
Bernstein, Kerry Turner, Lennie 
Niehaus, John Cheetham, Enrique 
Crespo, Stephen Sondheim, Fats 
Waller u. a.
Sonntag, 25.3.2018, 20 Uhr















Serenade nach Platons »Symposion« 
für Violine, Streichorchester und 
Schlagzeug
Franz Schubert
Messe G­Dur D 167
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ie Hämmer, die auf die 
Saiten schlagen – für Béla 
Bartók war die Sache 
klar: Ein Klavier ist in 
erster Linie ein Schlag­
instrument. Daran ließ er 
schon in seinem ersten 
Klavierkonzert von 1926 keinen Zweifel. Es 
ist auf wilde Rhythmik angelegt. Etwas ro­
mantischer ging der Komponist im zweiten 
Klavierkonzert von 1930 vor. Das Klavier 
bekam mehr Akkorde, die musikalische 
Anlage orientierte sich eher an der klassi­
schen Musiktradition. Noch einmal acht 
Jahre Später befand sich Bartók auf dem 
Höhepunkt seines Schaffens – nun gelang 
ihm die geniale Symbiose seiner Suche 
nach der Rolle des Klaviers im Orchester.
Das Schlagwerk seines neuen Werkes 
war jetzt so prominent, dass es von zwei 
Spielern bedient werden musste, also 
vergrößerte der Komponist auch die Auf­
merksamkeit des Klaviers, indem er ein 
zweites auf die Bühne holte – zwischen 
beiden wird der Percussions­Apparat auf­
gebaut. Musikalisch befreite sich Bartók 
teilweise vom eigenen Dogma des Klaviers 
als Schlaginstrument, übertrug ihm wieder 
Harmonien und dimmte – etwa im zweiten, 
romantisch­nächtlich klingenden Satz – den 
archaischen Moment zugunsten natürlicher 
Schwelgerei und Leichtigkeit. Die Klang­
linien des Konzertes ergeben sich aus den 
unterschiedlichen Soloinstrumenten. Ohne 
Frage: das Konzert für zwei Klaviere ist ein 
Meisterwerk im Schaffen Bartóks.
Der französische Pianist Pierre­Laurent 
Aimard ist ein mindestens so akribischer 
Klavier­Klangtüftler wie Bartók, immer 
wieder hat er sich mit den modernen 
musikalischen Kosmen von Ligeti oder 
Messiaen auseinandergesetzt und gezeigt, 
dass im Neuen stets die Tradition des Alten 
schlummert. Nun wird er gemeinsam mit 
der Pianistin Tamara Stefanovich und dem 
Gustav Mahler Jugendorchester Bartóks 
Werk, das im Vorjahr des 2. Weltkrieges für 
eine Aufführung in der Schweiz entstand, 
interpretieren.
Es war eine Zeit, in der die Welt aus den 
Fugen geriet, in der Komponisten neue, 
expressive Formen des Ausdruckes suchten, 
um dem »Zeitalter der Extreme« neue Klän­
ge abzuhorchen. Sowohl in Westeuropa als 
auch in Russland. Hier war es Dmitri Schos­
takowitsch, dessen musikalische Radikalität 
besonders bei Stalin zunächst auf Kritik 
stieß. Erst in seinen drei Kriegssymphonien, 
der siebten, achten und neunten Symphonie, 
wurde er wieder zu einer Art Klanggeber 
der russischen Nation, deren Rote Armee 
sich gegen die Deutschen behauptete. Ob es 
sich bei seiner achten Symphonie allerdings 
wirklich um Musik handelt, die das Grau­
en des Krieges ausdrückt, darf bezweifelt 
werden. Dirigenten wie Kurt Sanderling, 
die Schostakowitsch persönlich kannten, 
gehen eher davon aus, dass der Komponist 
in seiner martialischen Musik »den Schre­
cken des Lebens eines Intellektuellen in der 
damaligen Zeit« vertonte.
Ein Kenner der Musik Schostakowitschs 
ist auch der russische Dirigent Vladimir 
Jurowski, dessen Vater Michail Jurowski 
noch Komponisten wie Sergej Prokofjew 
persönlich kannte. Heute ist Vladimir Ju­
rowski Künstlerischer Leiter des Staatlichen 
Sinfonieorchesters von Russland und hat 
gerade Marek Janowski als Chefdirigent 
des Rundfunk­Sinfonieorchesters Berlin 
abgelöst. Gemeinsam mit dem von Claudio 
Abbado gegründeten Gustav Mahler Ju­
gendorchester, das sich als »Talentschmiede 
für europäische Orchestermusiker« versteht 
und regelmäßig seine Saison in Dresden 
beginnt, wird er Schostakowitschs gespalte­
nes Verhältnis zu seiner Heimat beleuchten. 
Der Komponist selber parodierte die Reak­
tion der Stalin­Regierung, die er auf seine 
Symphonie erwartete, so: »Ich bin sicher, 
dass es viele kritische Wahrnehmungen 
geben wird, welche mich zu neuer, zukünf­
tiger, kreativer Arbeit anspornen werden 
und es meinem inneren Ich ermöglichen, 
zurückzublicken auf das, was ich in der Ver­
gangenheit geleistet habe. Besser als einen 
Schritt zurück machen, werde ich sicher 
erfolgreich einen Schritt vorwärts tun.«








Konzert für zwei Klaviere, Schlagzeug und 
Orchester Sz 115
Dmitri Schostakowitsch
Symphonie Nr. 8 c­Moll op. 65
Das Gustav Mahler Jugendorchester spielt mit Pierre­ 
Laurent Aimard, Tamara Stefanovich und Vladimir  





Preis von 16 € 
(erm. 8 €) auf 
allen Plätzen
Tickets in der Schinkelwache 
am Theaterplatz 
Telefon (0351) 4911 705  
Fax (0351) 4911 700 
bestellung@semperoper.de 
www.staatskapelle­dresden.de
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 »E
in Sommernachtstraum« 
ist der übergeordnete Ti­
tel des neuen zweiteiligen 
Ballettabends an der Sem­
peroper, wobei man im Titel 
eigentlich vor allem das 
Wort »Traum« hervorheben 
müsste. Denn die Welt des Traums und die 
menschlichen Vorstellungen von diesem 
Land jenseits des Bewusstseins in unter­
schiedlichen tänzerischen Interpretationen 
eint die Kreationen der beiden britischen 
Choreografen Frederick Ashton und David 
Dawson: Ashton, eine die britische Bal­
lettszene über die Jahrzehnte nachhaltig 
prägende Größe des Tanzes, und Dawson, 
preisgekrönter Choreograf unserer Zeit, der 
mit seinem einzigartigen Stil das klassische 
Ballett neue Wege beschreiten lässt und 
atmosphärische, physisch wie emotional 
hochästhetische Tanzkunstwerke erschafft.
Frederick Ashton kreierte 1964 zum 
400. Geburtstag des großen William 
Shakespeare ein Handlungsballett des 
Schauspiels »A Midsummer Night’s Dream« 
(1595), das sich auf die »traumhaften« Er­
lebnisse der beiden Liebespaare im Wald 
und die Auswirkungen ihres Zusammen­
treffens mit dem Elfenkönig Oberon und 
seiner Königin Titania konzentriert. Als 
musikalische Grundlage diente ihm die 
Schauspielmusik von Felix Mendelssohn 
Bartholdy von 1827 und 1843. Die Beschäf­
tigung mit Shakespeares Klassiker hat 
seit der Zeit seiner Entstehung zahlreiche 
Künstler aller Gattungen zur Interpretati­
on, Gestaltung und Kreation neuer Werke 
inspiriert. Die erste bedeutende Vertonung 
des Stoffes stammt von Henry Purcell mit 
seinem vokalen Bühnenwerk »The Fairy 
Queen« (1692), gefolgt von »Le Songe d’une 
nuit d’été« (1850) von Ambroise Thomas 
und im 20. Jahrhundert »The Midsummer 
Marriage« (1955) von Michael Tippett und 
»A Midsummer Night’s Dream« (1960) von 
Benjamin Britten. Auch vertanzt wurde der 
»Sommernachtstraum« unzählige Male, 
eine der berühmtesten Fassungen neben 
Ashtons Interpretation ist die Choreografie 
von John Neumeier aus dem Jahr 1977.
Seine erste Berührung mit dem »Som­
mernachtstraum« hatte der junge Men­
delssohn bereits im Alter von 11 Jahren. 
Er besuchte literarische Vorlesungen und 
das Kapitel über Shakespeares traumhaf­
tes Märchenspiel, das drei in Stand und 
Wesensart völlig unterschiedliche Perso­
nenkreise genial miteinander verzahnt, 
faszinierte ihn sofort: die höfische Gesell­
schaft Athens mit dem angehenden Braut­
paar Theseus und Hyppolita und den vier 
unglücklichen Liebenden, die eigentümlich 
lächerliche Welt der Handwerker und ihrer 
Schauspielprobe und schließlich das Elfen­
So wars 
ein Traum?
Der neue Ballettabend 
des Semperoper Ballett 
»Ein Sommernachtstraum« 
vereint mit Frederick Ashtons 
»The Dream« und David Dawsons 
»The Four Seasons« Altes und 
Neues, Tradition und Avantgarde, 
Klassiker und Neukreation –  
auch in der Musik.
reich des entzweiten Königspaars Oberon 
und Titania, die menschlicher sind als jeder 
Mensch. Die Irrungen und Wirrungen der 
drei Nächte und Tage dauernden Handlung 
zusammenfassend, komponierte Mendels­
sohn Bartholdy mit nur 17 Jahren innerhalb 
von vier Wochen eine Konzertouvertüre zu 
Shakespeares Werk, die am 20. Februar 
1827 in Stettin uraufgeführt und ein Welt­
erfolg wurde. Als Mendelssohn am 14. Ok­
tober 1843 im Neuen Palais in Potsdam sei­
ne um zwölf Nummern erweiterte Schau­
spielmusik zum »Sommernachtstraum« 
vorstellte – der Komponist stand selbst am 
Dirigentenpult –, durfte man auf eine Fort­
setzung dieser Erfolgsgeschichte gespannt 
sein. Das Publikum wurde nicht enttäuscht. 
Der 34­Jährige hatte sich den jugendlichen 
Elan des 17­Jährigen bewahrt. Der engli­
sche Dirigent, Komponist und Arrangeur 
David Lanchbery arrangierte für Ashtons 
Choreografie Mendelssohns Werk in fast 
identischer Orchestrierung, natürlich auch 
mit dem berühmten Hochzeitsmarsch, ver­
kürzte jedoch einige Teile, verband andere 
miteinander und schuf so auch in der Musik 
den vom Choreografen vorgegebenen Fo­
kus auf die Traumwelt des Waldes.
David Dawson dient als musikalische 
Grundlage seiner Neukreation ein wesent­
lich älteres und doch zeitloses oder sogar 
neues Stück Musik: »Die Vier Jahreszeiten« 
(1725) von Antonio Vivaldi in einer Neu­
komposition des englischen Komponisten 
Max Richter aus dem Jahr 2012. In seiner 
musikalischen Beschreibung der vier 
Jahreszeiten in vier Violinkonzerten mit 
Orchester hatte Vivaldi eine Art Frühform 
der Sinfonischen Dichtung geschaffen, eine 
Stilform, in der Außermusikalisches in der 
Sprache der Musik beschrieben wird. Max 
Richter kennt das Werk schon seit seiner 
Kindheit: »Es ist einfach ein sehr schönes 
und ansprechendes Stück. Es ist herausra­
gend komponiert, voller Bilder.« Die drei 
Sätze jedes Konzertes beibehaltend, nimmt 
Richter die Original­Partitur als losen Rah­
men für seine Kompositionstechnik. Einige 
Teile belässt er in der ursprünglichen Kom­
position Vivaldis, arbeitet mit den bekann­
testen Motiven des Stückes und verändert 
sie leicht, variiert ihre Harmonik und 
Rhythmik. Und dem zugrunde legt er die 
für seine Kompositionen typische Verbin­
dung postmoderner, elektronischer und ex­
perimenteller zeitgenössischer Musik. Das 
Ergebnis ist eine zum Teil sphärisch­traum­
hafte Musik, die den hochfliegenden zarten 
Bögen der Sologeige oft die dunklen, stark 
rhythmisch gefassten Akzente der Bass­
gruppe entgegensetzt. So ist die brachiale 
Naturgewalt eines Sommergewitters bei 
Vivaldi in Richters Bearbeitung als ebenso 
dynamisch, aber auf die Ästhetik des Tons 
selbst konzentriert zu erleben. Diese Abs­
traktion von der eigentlichen Beschreibung 
fasziniert den Choreografen David Dawson, 
öffnet ihm Denk­ und Kreationswege für 
sein Werk über den Lebenskreis des Men­
schen zwischen den Elementen und Schich­
ten des Lebens: »Max Richter hat es ge­
schafft, Vivaldis historische Musik in etwas 
Neues und Modernes zu verwandeln – das 
18. Jahrhundert mit unserem eigenen 21. 
Jahrhundert zu verbinden – und eine Brü­
cke durch die Zeit zu schlagen. Indem wir 
bestimmte Momente aus der berühmten 
und sehr bekannten Originalpartitur wie­
derholen und neu formulieren, können wir 
eine neue Erfahrung mit etwas uns sehr 
Vertrautem machen – das fühlt sich fast wie 
ein Traum an.« Juliane Schunke, Autorin
EIN SOMMERNACHTSTRAUM
Frederick Ashton und David Dawson 
Ein Ballettabend in zwei Teilen 
Musik von Felix Mendelssohn Bartholdy 
nach »Ein Sommernachtstraum« von William 
Shakespeare / Antonio Vivaldi »Die vier Jah­
reszeiten«, neu komponiert von Max Richter
THE DREAM
CHOREOGRAFIE Frederick Ashton
MUSIK Felix Mendelssohn Bartholdy
BÜHNENBILD UND KOSTÜME David Walker
LICHT John B. Read
INSZENIERUNG UND EINSTUDIERUNG




LIBRETTO UND INSZENIERUNG David Dawson
MUSIK Recomposed by Max Richter: 




MUSIKALISCHE LEITUNG Benjamin Pope
Semperoper Ballett 
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s wird Zeit, dass der le­
gendäre Kit Kat Klub seine 
Pforten für die Gäste der 
Semperoper öffnet. Idea­
lerweise hat er sich in der 
intimen Spielstätte Semper 
Zwei eingerichtet – Abend 
für Abend wird der Conférencier seine Gäs­
te in eine ganz besondere Welt des Amüse­
ments entführen; ein Pflichttermin für alle 
Musical­Schwärmer des »Cabaret«. 
Der Jahreswechsel 1929/30 steht unmit­
telbar bevor, Berlin feiert sich selbst: Grell 
beleuchtete Amüsiermeilen locken, Vergnü­
gungssüchtige bevölkern obskure Kneipen, 
und der Jazz klingt aus allen Bars. In dieses 
Getriebe spült es den jungen Schriftsteller 
Cliff Bradshaw, der hier die letzte Phase 
der Weimarer Republik und das Auflodern 
des Nationalsozialismus erlebt. Doch genau 
davon will man im Kit Kat Klub nichts wis­
sen: In dieser Lokalität mit internationalem 
Künstlerprogramm treffen sich Menschen 
aller Couleur. Allabendlich verkündet die 
von einer großen Karriere träumende Sally 
Bowles ihre Maxime »Life is a Cabaret«, 
nach der die Wirklichkeit bloß eine Bühne 
und alles darauf ein Spiel darstellt. In diese 
Atmosphäre taucht der amerikanische Au­
tor so gründlich ein, dass er bald Zimmer 
und Bett mit Sally Bowles teilt. Sorgenfrei 
ist ihre Beziehung nicht, wie auch nicht 
die politischen Verhältnisse, die zudem 
auf ihr privates Umfeld übergreifen: Als es 
zu antijüdischen Ausschreitungen kommt, 
verzichtet Cliffs Pensionswirtin Fräulein 
Schneider darauf, den sie liebenden jüdi­
schen Gemüsehändler Schultz zu heiraten. 
Cliffs und Sallys Beziehung wird auf die 
Probe gestellt, denn die Nachtklubsängerin 
erwartet ein Kind. Er möchte mit ihr nach 
Amerika gehen, sie aber träumt nach wie 
vor von der großen Karriere im Cabaret – 
zwei Positionen, die unvereinbar scheinen.
Den in England geborenen Schriftsteller 
Christopher Isherwood (1904­1986) führte 
es zwischen 1930 und 1933 mehrfach nach 
Berlin, wo er sich dem Treibhausklima der 
ganzen Nation wie unter einem Brennglas 
aussetzte. Er war fasziniert von der Rau­
heit der Stadt, ihrer Agilität und von der 
Halbwelt einer Schwulenszene mit ihren 
ärmlichen Stricherjungs in schmuddeligen 
Cafés. Seine dortigen Milieuerlebnisse 
verarbeitete Isherwood unter anderem in 
seinem Roman »Goodbye to Berlin« aus 
dem Jahre 1939, der unter anderem Vorlage 
für das Musical »Cabaret« wurde. Songs 
wie »Don’t tell Mama«, »Maybe this time« 
oder auch »Life is a Cabaret« bilden darin 
die musikalischen Säulen, die das 1966 in 
New York uraufgeführte Werk, das in ei­
ner legendären Filmversion 1972 über die 
Leinwände flimmerte, zu einem Welterfolg 
werden ließen. Lassen Sie sich entführen, 
wenn es in Semper Zwei heißt: »Willkom­
men, bienvenue, welcome!«
 Stefan Ulrich, Autor
John Kander / Fred Ebb / Joe Masteroff
CABARET
Buch von Joe Masteroff nach dem Stück 
»Ich bin eine Kamera« von John Van Druten 
und Erzählungen von Christopher Isherwood 
Gesangstexte von Fred Ebb 
Musik von John Kander 
Deutsch von Robert Gilbert
MUSIKALISCHE LEITUNG Max Renne
INSZENIERUNG Manfred Weiß





SALLY BOWLES Julia Gámez Martín
CLIFFORD BRADSHAW Simeon Esper
FRÄULEIN SCHNEIDER Sabine Brohm
HERR SCHULTZ Martin­Jan Nijhof
FRÄULEIN KOST Manja Stein
ERNST LUDWIG Rüdiger Hauffe
KIT KAT GIRLS Nathalie Parsa, Manja Stein, 
Isabel Waltsgott, Mareike Zupp
KIT KAT BOYS Christopher Basile, 
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ach bald 100 Jahren 
kehrt Erich Wolfgang 
Korngolds Sensations­
erfolg »Die tote Stadt« 
in einer neuen Regie 
von David Bösch auf die 
Bühne der Semperoper 
zurück. Es ist ein Werk, das spätromanti­
schen Klangrausch und betörende Melo­
dien mit dem psychologisch­feinnervigen 
Seelen leben der Figuren in Einklang bringt. 
Mit »Die tote Stadt« avancierte der junge 
Komponist Erich Wolfgang Korngold ne­
ben Richard Strauss zum meistgespielten 
Opernkomponisten der 1920er Jahre im 
deutschsprachigen Raum. Kaum, dass die 
Doppeluraufführung in Köln und Hamburg 
stattgefunden hatte, gelangte das Ausnah­
mewerk auf zahlreiche europäische Büh­
nen. In Dresden kam es im Jahre 1921 zur 
höchst erfolgreichen Premiere. Kein Ge­
ringerer als Richard Tauber gestaltete hier 
erstmals die männliche Hauptpartie aus, 
die zu einer seiner Paraderollen werden 
sollte. Der Dresdner Anzeiger schrieb: »Ri­
chard Tauber gab den alternden Mann mit 
der Trauer, der Sehnsucht im Herzen und 
der neu erwachten Leidenschaft im Blut. 
Bei ihm schlossen sich Wollen und Voll­
bringen zu untrennbarer Einheit zusam­
men. Man glaubte an das Geschick dieses 
Mannes und ahnte die seelischen Empfin­
dungen durch, die ihn heimsuchten.« Was 
genau war es, das der Tenor inhaltlich und 
emotional ausgestalten musste?
Paul, ein Witwer, zelebriert einen To­
tenkult um seine verstorbene Frau und 
verharrt in einer Art innerer Lähmung. Die 
»Es träumt sich zurück«
Gegenwart scheint für ihn nicht existent, 
da er ausschließlich aus der Vergangen­
heit sein Dasein speist. Doch eines Tages 
lernt er zufällig eine junge Frau kennen, 
Marietta. Auf diese beginnt der Witwer 
die »Wiederkehr« seiner verstorbenen Frau 
zu projizieren. Immer tiefer zieht es ihn in 
die Schichten seiner eigenen Seele hinein. 
Paul durchlebt unlösbare Verstrickungen 
von Trieben, Gewissensbissen und inneren 
Projektionen, die in den Mord an Mari­
etta münden. Glücklicherweise entpuppt 
sich dieser als Schlusspunkt eines langen 
Traums. Ob dieser in ihm den Beginn der 
notwendigen eigenen Trauerarbeit auslöst? 
Der Konflikt zwischen Erinnerung und 
Leben in der Gegenwart ist dabei Pauls 
neuer Partner. 
Regisseur David Bösch, der das erste 
Mal an der Semperoper inszeniert, geht in 
seiner Arbeit der »Kirche des Gewesenen« 
auf den Grund, um von dieser Ausgangs­
situation heraus den inneren Konflikten 
nachzuspüren, die sich fest ins Seelenle­
ben des Witwers eingebrannt haben. Auch 
geht Bösch höchst subtil im Spiel mit dem 
Bewusstsein der Zuschauer vor, das in Be­
zug auf reales und geträumtes Geschehen 
in der Schwebe gehalten werden soll. Dem 
Regisseur gelingt es, diesen thematisch so 
menschlichen Stoff einer Trauer und ihrer 
Überwindung emotional sehr packend auf 
die Bühne zu bringen – ein Werk, das seine 
Aktualität nicht verloren hat.
Stefan Ulrich, Autor 
Erich Wolfgang Korngold
DIE TOTE STADT
Oper in drei Bildern 
Libretto von Paul Schott frei nach Georges 
Rodenbachs Roman »Bruges­la­Morte«
MUSIKALISCHE LEITUNG Dmitri Jurowski
INSZENIERUNG David Bösch
BÜHNENBILD, VIDEO Patrick Bannwart
KOSTÜME, VIDEO Falko Herold
LICHT Fabio Antoci
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